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RESUMEN 

Esta investigación es de tipo cualitativo en su carácter descriptivo, se apoya en el 
Método Iconográfico de Edwin Panofsky, con apoyo de fuentes auditivas y visuales 
representado por las pinturas de la serie Musáceas (Topochales) de José Jiménez. Su 
propósito es analizar y describir el discurso estético de la pintura de José Jiménez para 
explorar y poner al descubierto los elementos socio-estéticos que la hace referencia 
cultural y a su vez en una pintura única, autónoma, llena de identidad cultural. Entre los 
objetivos está el Objetivo General: Analizar el discurso estético-plástico de la pintura de 
José Jiménez con base al Método formalista e Iconológico de los cuadros de las series 
Musáceas (Topochales). En relación a los objetivos específicos del estudio se presentan 
los siguientes: 1) Establecer una relación entre algunos pintores que se obsesionaron 
con un tema y la fijación de Jiménez con los Topochales. 2) Fundamentar teóricamente 
la esencia de las corrientes plásticas involucradas en la obra de José Jiménez. 3) Develar 
nuevas formas visuales presentes en la obra de José Jiménez. Para alcanzar estos 
objetivos se procedió a realizar una entrevista con preguntas no estructuradas pero 
basada en un guión de entrevista que permitió explorar toda su experiencia y 
posteriormente se procedió con su acompañamiento a realizar un análisis plástico de 6 
pinturas de la serie los Topochales. Entre las conclusiones se tiene que: José Jiménez ha 
mantenido una continuidad cromática, desarrollada desde su juventud, y que se observa 
con los colores que tienen que ver con el medio ambiente donde él vivía, los grises 
siempre han permanecido en la imagen cromática de sus obras de tal manera que cuando 
se llega a los colores vinculados a la serie de los “Topochales, el gris siempre juega un 
papel importante en la variación de los colores cálidos y los colores fríos en la 
construcción de estructuras sugerentes y abstractas. Hay una manifiesta influencia del 
impresionismo, el expresionismo y el fauvismo en todos sus trabajos. 


Descriptores: La obsesión como tema en el arte. Las corrientes plásticas, La formas 
visuales no develadas en una pintura. La Iconología como método de análisis visual. 


INTRODUCCIÓN 


Durante mucho tiempo y a través de la historia del arte, los artistas plásticos siempre 
se han apoyado para darle forma a sus creaciones en los elementos de expresión que han 
sido determinados desde siempre como el punto, la línea, el volumen, el plano, el color, 
la textura, el espacio, la forma, y las diferentes técnicas de mezclados de los tintes y los 
elementos que son incorporados a las obras, con el fin de obtener texturas y 
percepciones visuales, que van aproximándose a una temática que terminan reflejando 
una exteriorización de un sentimiento vivo y permanente. 

A partir de la conjugación de estos elementos, la creación del artista se ve impactada 
por una imaginación abstracta que se va definiendo en planos que pueden ser 
bidimensionales o tridimensionales. De allí que se induce que el pintor usa todos esos 
elementos, para concretar sus ideas y así canalizar esa emoción despertada que va 
adquiriendo forma y que se concretiza en una combinación de colores, símbolos y 
códigos que reflejan un lenguaje coherente de tipo “lenguaje-emoción” obteniendo 
como resultante una obra de arte capaz de hablar por sí sola y que a su vez habla por él 
o por ella. Sin embargo, uno de los aspectos que determinan la obra de un artista 
plástico, es la fuerza que le imprime a su composición, la fuerza con que impregnan sus 
pinceladas y el trazado de las líneas, puesto que allí encarnan en el lienzo como soporte, 
un sistema plástico donde se pueden ver todas las emociones y sentimientos encontrados 
del artista plástico. 

Ahora bien, el artista se debe a su tiempo, a su entorno, a sus influencias, estas van 
definiendo su personalidad y a su obsesión de los temas que le impactan y que muchas 
veces resultan derivados de movimientos que se agrupan en intereses a fines. Así ha 
transcurrido la vida de José Jiménez, pintor acarigueño que ha visto su transitar por las 
artes plásticas, imitando, siguiendo corrientes desde hace más o menos 30 años que ha 
perfilado una obra investigativa propia, sólida, coherente, pertinente con sus orígenes y 
responsable, tomando como base las musáceas o Topochales. Jiménez aprendiendo del 


autodidactismo y ha evolucionado desde la escuela, el tallerismo hasta convertirse en el 


maestro que es hoy en día. Pero es bueno para centrar la problematización de: ¿Por qué 
se ha seleccionado el personaje en cuestión y es abordado en este estudio? 

En cuanto al movimiento de artistas plásticos de la región, se observa que es diverso, 
sugerente, atractivo, hay una heterogeneidad en la formación, unos curtidos por el 
trabajo directo, apoyado en la lectura y la observación de otros. Otros como 
exploradores de sus capacidades creativas, otros que del campo de la artesanía 
encuentran su verdadera vocación y algunos que vienen de escuelas tradicionales donde 
se enseña lo que toda la vida se enseña en las viejas escuelas de artes plásticas. ¿Qué 
hace Jiménez en medio de este movimiento tan diverso? Pinta topochales, mientras el 
resto se aboca a plasmar una realidad muy distinta y personal, en la cual se encuentran 
identificados con movimientos y corrientes universales propios de la época actual. 

Este es el caso de José Jiménez, deslinda su discurso hacia la búsqueda de un 
lenguaje propio que se vincula y relaciona con su entorno, haciendo de la técnica un 
elemento renovador que le permite deslumbrar por su creatividad y fuerza telúrica que le 
hace incluso convertirse en referente para nuevas generaciones. 

En ese sentido, Jiménez, es un artista plástico que ha transitado por los caminos de la 
tradicionalidad y el misticismo hasta encontrarse en un momento estelar, hoy día es 
imprescindible su presencia en los salones regionales, las cuales evidencian una 
Característica en el pintor, y es el haber mantenido una trayectoria que ha dado 
continuidad a su trabajo, por eso, es objeto de estudio en la presente investigación, en la 
cual, el artista y su obra conjugan un elemento importante para la determinación de un 
espacio dentro del arte, que es factible de ser sometido a la observación, a la sincronía de 
un discurso humanista que se traslada al lienzo, para trascender a través de la 
comunicación que le impregna a las líneas y colores sobre la tela para dejar plasmado en 
ella, al ser que le caracteriza. 

Por eso, este estudio representa un avance en la promoción y difusión de un cultor de 
las artes plásticas, de poco hablar, pero de una serenidad, técnica profunda y compleja 
que enseña y transmite los códigos, símbolos, sinergia de la naturaleza en los 


Topochales. Desde hace más de treinta años Jiménez viene trabajando con esa serenidad 


que le caracteriza como un constructor de lenguajes y formas que solo es posible verlo y 
captarlo desde la sinceridad que emanan sus obras. 

El presente estudio, intenta satisfacer una necesidad de conocer la relación que 
existe entre los paisajistas que se obsesionaron con un tema y la obsesión de Jiménez 
con los Topochales, a su vez plasmar desde el basamento teórico la esencia de corrientes 
plásticas involucradas en su obra y que definen aportes importantes a la plástica 
regional y finalmente el redescubrimiento de nuevas formas visuales que pudieran estar 
ocultas en su obra. Estas son las razones que inciden en la investigadora para seleccionar 
al pintor José Jiménez, ya que una entrevista, permitirá extraer la estética que le 
imprime a sus obras, la razón de cada una de ellas y las motivaciones que le inspiran 
pintar sobre las musáceas, correspondiéndole al investigador aportar nuevas 
percepciones que muchas veces no son visibles a las personas. 

Todo esto conlleva a que surjan las siguientes interrogantes: 1) ¿Es posible establecer 
una relación entre pintores nacionales e internacionales que se obsesionaron con un tema 
y la obsesión de Jiménez con los Topochales? ¿Cómo se fundamentará teóricamente la 
esencia de las corrientes plásticas involucradas en la obra de José Jiménez? ¿Es posible 
develar nuevas formas visuales que pudieran estar ocultas en las obras de José Jiménez? 

En ese sentido, partiendo de las interrogantes anteriores se proponen los siguientes 


objetivos de investigación: 


Objetivo General: Analizar el discurso estético-plástico de la pintura de José 
Jiménez con base al Método formalista e Iconológico de los cuadros de las series 


Musáceas (Topochales). 


En relación a los objetivos específicos del estudio se presentan los siguientes: 


1) Establecer una relación entre algunos pintores que se obsesionaron con un 
tema y la fijación de Jiménez con los Topochales. 
2) Fundamentar teóricamente la esencia de las corrientes plásticas involucradas 


en la obra de José Jiménez. 


3) Develar nuevas formas visuales presentes en la obra de José Jiménez. 

Este estudio se justifica por cuanto la pintura de José Jiménez es una fuente 
inagotable que se ha posesionado de la naturaleza para manifestarse de una manera 
distinta cada vez, en donde las influencias están presentes en sus llamadas estructuras, 
que son formas visuales que se desprenden de los trazos y las manchas de colores la cual 
conforman el cromatismo diverso de la obra de este pintor. 

¿Porque resulta interesante estudiar la obra de José Jiménez? Porque en las distintas 
pinturas del pintor se nota la presencia de estructuras que tienen significados teóricos 
que vienen de las influencias, posiblemente académicas de cuando estudiaba en la 
escuela de artes plásticas Rafael Ramón González, y ello se refleja en las formas que 
semejan figuras geométricas que pudieran estar vinculadas al cubismo, y otras al 
impresionismo y el surrealismo. 

En ese sentido, es necesario hacer un replanteamiento teórico acerca de estas 
tendencias para comprender como a la hora de realizar el análisis de las pinturas 
podemos enlazarlas con pinturas que están influenciadas con las distintas corrientes, que 
van identificando los cuadros, perfilando un conjunto de propuestas que resultan 
interesantes por su novedad, en la cual hacen aparición corrientes estéticas históricas, 
que van definiendo el conocimiento, el dominio de la teoría y la práctica, una cultura 
general que le permite al artista plástico desarrollar con profundidad el abordaje 
necesario de su obra plástica. 

Ese recorrido de Jiménez es lo que centra la atención del estudio: comprender el 
fenómeno que sucede con esta obsesión. ¿Cómo Jiménez ha cargado con esta obsesión 
y como la ha asumido como parte de su arte para siempre? Es la respuesta que se busca, 
entre Topochales y pinceles, entre colores y sentido crítico de la naturaleza misma como 
paisaje y creación renovadora al mismo tiempo. 

¿Cómo Jiménez ha cargado con esta fijación y cómo la ha asumido como parte 
esencial dentro de su pintura? Es la respuesta que se busca, entre Topochales y pinceles, 
entre colores y sentido crítico de la naturaleza misma como paisaje y creación 
renovadora al mismo tiempo. En cuanto al método, se ha seleccionado el método 


formalista Iconológico, diseñado por Erwin Panofsky (1892-1968), el cual se 


caracteriza por que este método permite “descubrir el significado de las obras de arte 
visual” (p. 2). Con la aplicación de este método se logra un nivel de comprensión de las 
obras de arte que van más allá de lo estrictamente formal, acercándose más al 
contenido. Por lo que, la finalidad del método formalista Iconológico es según 
Gadamer (1997), “descifrar los significados ocultos en las formas producidas por el 
hombre” (p. 226). Este modelo de analizar las obras de arte, conlleva la aplicación 
necesariamente de la hermenéutica (entendida como teoría y praxis generalizada de la 
interpretación.), cuyo propósito es un redescubrimiento de la totalidad de la obra a partir 
de una reflexión planteada. 

En relación a otros estudios que hayan tenido un acercamiento al tema del presente 
estudio, se encuentran los siguientes de la cual se realizará un breve resumen: 

Marty (2013), en su trabajo de grado titulado Pintura: Proceso e Identidad. Trabajo 
especial de grado presentado a la Universidad de Chile para obtener el grado de 
Magíster en Artes Visuales, se enfoca en primera instancia en una indagación de las 
motivaciones tempranas que derivan en la decisión de realizar un estudio de 
especialización en pintura y en el perpetuar esta práctica como principal medio en el 
desarrollo del corpus de obra expuesto en este documento. Se desarrolló el concepto 
pintura por medio del despliegue de una obra basada en los distintos elementos 
constitutivos de la misma, para luego abordar la relación histórica de la pintura con el 
arte y el concepto de fetiche mercantil inherente en el cuadro; visto como el gran nicho 
de la pintura en su permanencia en la escena artística contemporánea. Finalmente se 
desarrollará el concepto de arte como una necesidad personal y social en búsqueda de 
identidad, y la idealización como resultado de este proceso. Utiliza el método 
descriptivo y se apoya en la hermenéutica y la mayéutica para realizar las reflexiones 
debidas del material que le da soporte a sus aspectos teóricos y analíticos de su obra. 

Entre las conclusiones a la que llega el investigador están las siguientes: Considera el 
desarrollo de una habilidad en el dibujo con fin de reafirmar una identidad dentro del 
grupo de hermanos y posteriormente en la adolescencia, potenciado por la pérdida de 
una colección de comics; hecho que reafirma la decisión de dedicarse al dibujo 


profesionalmente. La segunda conclusión es el descubrimiento del arte en los museos 


parisinos y una transición de su afición por los comics a la pintura. Como hito 
fundamental en el desarrollo de esta tesis figura el ingreso a la universidad y la 
institucionalización de sus impulsos creativos. 

El trabajo se vincula a este estudio porque da aportes significativos con relación al 
proceso de reconocimiento de la obra y la trayectoria de su autor, así como de la 
temática y la evolución como creador, hecho que se manifiesta por su experiencia y su 
lenguaje propio. 

Sánchez (2009), en su tesis doctoral para obtener el título de doctor en filosofía y arte 
de la universidad de Valencia España, titulado El proceso de la creación en la obra de 
arte individual pictórica y su vinculación con la pluralidad referencial Universidad 
Politécnica de Valencia, se plantea como objetivo desarrollar su investigación sobre la 
diversidad de cuestiones que pueden incidir en el proceso de la obra de arte individual 
pictórica, aquella que se puede entender como obra de carácter personal. Se profundiza 
en el hecho de que en la evolución del arte, además de las referencias y condicionantes 
artísticos y socio-culturales, es fundamental para la determinación del artista como ser 
individual, quien en un entorno singular e influyente define su obra, configurada bajo la 
dialéctica entre su capacidad de duda y su capacidad de decisión ante el pasado, el 
presente y el futuro. 

Aborda al mismo tiempo el problema de la identidad, individualidad y personalidad 
como cualidades que intervienen directamente en la conformación de la obra de un 
artista. En el pintor, estas cualidades vitales son concluyentes en las formas de procesar 
pictóricamente el estado constante de interrelación entre todo aquello que recibe del 
exterior y el impulso generado en su interior. Teniendo presente la idea de 
individualidad y de proceso como elementos determinantes en la creación plástica, esta 
investigación se centra en el estudio y selección de pensamientos, reflexiones y 
manifestaciones teóricas de una serie de artistas significativos de finales del siglo XIX y 
de la primera mitad del XX, que han sido importantes e influyentes no sólo por la 
calidad de sus obras sino porque fueron catalizadores del arte del pasado y de su tiempo, 


y consolidaron fundamentos esenciales del arte moderno. 


El estudio anterior se vincula a esta investigación porque el autor, indaga en su tesis 
asuntos que se refieren a la identidad como una cualidad y característica de algunos 
pintores que son reconocidos mundialmente como Van Gogh, Cézanne y además indaga 
a profundidad los movimientos expresionista y fauvistas que son temas inherentes a esta 
investigación. 

Finalmente, se puede afirmar que el estudio presentó limitaciones importantes que no 
permitieron indagar con profundidad los contenidos planificados. Esta limitante es la 
falta de bibliotecas públicas en la ciudad y el Estado, capaces de brindar un servicio de 
calidad en la cual, los investigadores de arte pudieran contar con la bibliografía 


especializada para ello. 


CAPITULO I 


EL TEMA DE LA OBSESIÓN EN EL ARTE 


Reverón como ejemplo. 

El tema de las obsesiones de los artistas en sus obras tanto en literatura, pintura y 
escultura, data desde muchos años. Y aunque tuvo que pasar por muchas incongruencias 
este tema, en cuanto a la confusión de si las obsesiones artísticas pudieran considerarse 
perturbaciones mentales, no es menos cierto, que estas muchas veces significaban más 
bien fijaciones que buscaban responder interrogantes que eran necesarias y 
preocupaciones vinculantes al arte en cuanto a proposiciones estéticas relacionadas a la 
luz, la sombra, el color, sobre un objeto, cuerpo o el mismo ambiente. 

La cantidad de obras vinculadas a un tema pudiera considerarse una fijación 
determinante hasta encontrar las soluciones buscadas por el artista. Así se tiene que 
Reverón a pesar de su conocida enfermedad, según Boulton (1979), “en 1916, 
comienzan a aparecer los síntomas de neurosis en Reverón” (p.185). Sin embargo, una 
pintura obsesiva se manifiesta en Reverón a través de sus dibujos y pinturas, manifiestas 
en función de periodos definidos por los críticos y por el propio Boulton (ídem), citando 
a su amigo Enrique Planchar, Reverón “comienza en 1910 a pintar con un sentido 
realista del arte, como obsesionado por el natural” (p.185), este comentario de la época 
se relaciona con un evento que dio en 1911, donde Reverón expone el tema de la playa 
del mercado, y allí ya muestra una fijación con temas repetitivos que varían por sus 
tonalidades y los trazos que le identifican. 

Al respecto Boulton (ibídem), narra que “para 1920, Reverón se retrae, se encierra a 


sí mismo. Es ahora reflexivo, meditativo. Todo lo que en él era intuitivo se transforma 


en madurez” (p.186), pero caracteriza a este artista también como obsesivo el hecho de 
que tuviera unos periodos dedicados a ciertas tonalidades como el periodo azul y el 
blanco que se inicia en 1925, y culmina en 1935, y durante este tiempo ha tenido una 
producción de más de treinta y cinco trabajos realizados en diversos soportes. Para 1936, 
se inicia el periodo sepia concluyéndolo en 1949, obteniendo durante ese periodo el 
premio oficial de pintura en el primer salón oficial de arte venezolano (1949), 
culminando este periodo en el año de 1949. En 1953, obtiene el premio nacional de 
pintura, premio John Boulton y el premio Federico Brand. 


Finalmente Boulton (Op. Cit.), expone: 


“el tratamiento y el carácter que Reverón logró dar, no solamente al giro 
del rasgo sino también al cuerpo de la materia plástica, es igualmente un 
magnifico testimonio para adentrarnos en la sensibilidad y en las 
emociones de aquel ser, puesto que todo ese proceso fue, precisamente, 
el lenguaje que escogió para decir lo que estaba metido dentro de él.” 


(p.25) 


Jiménez, es cierto no es Reverón ni muestra ni ninguna enfermedad mental. Pero ha 
recurrido a la vivencia, a la experiencia, a los recuerdos de la infancia, al impacto de los 
Topochales, primero como alimento, segundo como un objeto natural lleno de líneas y 
colores y finalmente como un elemento capaz de permitirle a él ahondar en los colores y 
los matices de los verdes, los grises y en el redescubrimiento de un lenguaje 
aparentemente hermético, basado en estructuras sugerente de formas, algunas veces 
naturales, otras abstractas, con elementos predominantes del fauvismo y el 
expresionismo, que lo hacen conocedor en la práctica de una sabiduría que provienen de 


la academia. 


Dalí como un segundo ejemplo. 

Salvador Dalí también se encuentra entre los artistas plásticos que tuvieron 
fijación por algún tema que le estuvo perturbando, no como enfermedad sino 
como problema artístico. López (2006), señala que para Dalí, la preocupación 


por la ciencia era un tema vital: “Aunque no sea científico debo confesar que los 


acontecimientos científicos son los únicos que guían mi imaginación, al mismo 
tiempo que ilustran las intuiciones poéticas” (p.130), Dalí expresa su 
admiración por la belleza científica, sus formas, símbolos y alcances frente a la 
naturaleza, así como la relación que establece con ellos para elaborar proyectos 
pictóricos, en la cual la imaginación de sus amigos científicos contaba también 
para sus desarrollos artísticos. 

Expone López (Ibídem), la admiración de Dalí por el trabajo científico del 
matemático rumano Matila Ghyka, esto permitió que este asesorara el planteamiento 
compositivo de “Leda atómica”. Continua López (ídem), que “De hecho, durante los 
años 50 Dalí se obsesiona por la presencia de estructuras matemáticas en la naturaleza” 
(p.130). En 1954 lo encontramos en el museo del Louvre, inspeccionando con detalle el 


cuadro “La encajera”, de Vermeer. Según López (Op. Cit): 


Dalí admira profundamente al pintor holandés y quiere confirmar 
empíricamente una hipótesis (en cierto modo, también en su trabajo artístico 
aplicaba el método científico): según Dalí, el cuadro de Vermeer es una 
composición a base de cuernos de rinoceronte, formados por espirales 
logarítmicas que, para el pintor, era la estructura más perfecta de la 
naturaleza. Después de este examen ocular, Dalí da por confirmada su teoría 
y pinta una versión de “La encajera” descompuesta en cuernos de rinoceronte. 


Es como se puede percibir que en Dalí, hubo una obsesión por la presencia de 


estructuras matemáticas en la naturaleza y que al descubrirlas las incorporó a su pintura. 


El fenómeno de la identidad en Jiménez. 

El fenómeno de la identidad está presente en su trabajo, por cuanto está orientado a la 
búsqueda de una identidad propia reconocible en su arte, que sostiene siempre por el 
estudio de los verdes, el manejo de la luz y las sombras, en encontrar en estos motivos la 
inspiración para avanzar en la construcción de un discurso permanente que lo lleva al 
extremos de alcanzar tonalidades nunca expuestas, pero que con su tenacidad y búsqueda 
en la interioridad de un Topochal, habrá de llegar a ellos en su representación definitiva y 


en el encuentro con el observador que está seguro, podrá diferenciar la realidad de la 


imaginación, pero se sorprenderá sobre lo casi perfecto de la captación de la luz en un 
Jiménez obsesivo por construir para las futuras generaciones un camino lleno de 


oportunidades tonales. 


La identidad como búsqueda plástica. 

Dado que José Jiménez el pintor sobre la cual se basa este estudio, se reconoce a sí 
mismo como un paisajista, se hace necesario entonces revisar críticamente sobre esta 
corriente pictórica en Venezuela, sobre todo porque José conoce desde su infancia a 
algunos pintores que vienen de la vieja escuela y tradición plástica caraqueña y es 
necesario entonces conocer el origen de un arte en Venezuela que permeó la obra 
posterior de este artista, influenciado por aquellas instituciones. 

De allí que el paisajismo en Venezuela tiene sus antecedentes en el Círculo de Bellas 
Artes, producto de una escisión de un grupo de pintores que se deslindan del realismo 
académico decimonónico, ellos comienzan a investigar otras corrientes que se vienen 
produciendo en Europa y en todo el continente americano. De allí que el impresionismo 
fuese uno de los primeros experimentos de estos artistas pertenecientes al Círculo de 
Bellas Artes. Recibiendo en los años 20 la influencia del Rumano Samys Mutzner, el 
ruso Nicolás Ferdinandov y el venezolano Emilio Boggio, el cerro el Ávila fue el motivo 
de los paisajistas caraqueños entre los años 1912 y 1918, en cuyas pinturas el énfasis 
era sobre el color que el motivo mismo y la forma como la luz incidía sobre el ambiente. 

López y otros (1999), sostienen que en 1920 los pintores venezolanos más destacados 
han llegado a un nivel de madurez tal que el paisaje “es más realístico, toman a este 
como motivo central del cuadro y no como pretexto para usar el color, es decir, se trata 
de una tendencia a favor de la representación de la luz y la atmosfera exacta del motivo 
considerado” (p. 109). En ese movimiento se contaban muchos pintores, pero también 
destaca uno llamado Rafael Ramón Gonzales, precisamente ese es el nombre de la 
escuela donde se forma el pintor José Jiménez, de allí que, la tendencia predominante 
antes, durante y después de su formación por la escuela sea el paisajismo, tendencia que 
modela a los estudiantes por los docentes que le brindaron su sabiduría y entre los que se 


encuentran José Latorre y Pedro Mirabal, paisajistas natos y reconocidos localmente 


como tales. A ese movimiento se le llamó la escuela de Caracas dado que su motivo era 
el Valle de Caracas y se desarrolló hasta finales de los años cincuenta. 

En relación a la influencia que genera en José Jiménez la pintura de Rafael Ramón 
González, dicen los críticos, entre ellos los investigadores López y otros (Op. Cit.), 
quienes en sus estudio exponen que no sólo es uno de los pintores que muestra una 
mayor densidad de las motivaciones sino que al paisaje de Rafael Ramón Gonzales 
“incluye figuras, escenas alegóricas, motivos de naturaleza folklórica o anecdótica con 
una importancia propia del arte popular” (p. 110). 

Lo que queda claro hasta ahora, es que la tendencia del paisajismo en la pintura de 
Jiménez adquiere un importante significado porque tienen variaciones que pudieran 
confundir, sin embargo él se mantiene dándole personalidad a sus pinturas, existiendo 
una idea básica que fluye sobre las motivaciones que tuvo para asumir el paisajismo en 
su carrera artística como pintor, se observa en las respuestas que da en relación a su 
niñez y adolescencia, que hay una vinculación directa entre la emoción de un pasado 
vivido y disfrutado plenamente y la influencia que los colores se fijaron en este periodo. 


Al respecto Clark (1971), sostiene que: 


“Estamos rodeados de cosas que no hemos hecho y que tienen una vida y 
una estructura diferente a la nuestra: arboles, flores, hierbas, ríos, montes, 
nubes. Durante siglos nos han inspirado curiosidad y temor. Ha sido 
objeto de deleite. Las hemos vuelto a crear en nuestra imaginación para 
reflejar estados de ánimo. Y, ahora, pensamos, en ellas como 
componentes de una idea que hemos llamado naturaleza” (p. 13). 


Eso es lo que ha estado haciendo Jiménez, le sucede a todo ser humano que ha 
encontrado en el arte de la pintura una vía para reflejar una historia que se muestra y 
explica a través de colores, líneas, ambientes naturales y objetos que adquieren una 
nueva significación y meteorización de la visión original del paisaje. Esto resulta válido 
porque es como si se encontrara con su pasado, es entonces consigo mismo una 
sincronía que determina un recuerdo cromático que se expone en figuras y formas 
delineadas que definen la fuerza y la vitalidad del artista. Es como encontrarse así 


mismo. Es el final de una búsqueda, es la transformación de un proceso que está en la 


mente, es la vida misma redescubierta para sentirla en otra dimensión. Incluso para 
Jiménez el hombre está al mismo nivel de la naturaleza y por eso se observan pinturas 
que muestran incluso siluetas femeninas la mayoría de las veces que hacen de un paisaje 
una combinación que le da sensualidad a la misma. 

Sobre ese asunto de cómo la vida psíquica es capaz de permanecer siempre en el 
trabajo del artista Sampson A. (2008). Revista Entreartes, ensayo. plantea en su ensayo 
lo siguiente:“al tomar la obra de arte como producto de la vida psíquica, los 
psicoanalistas que lo han intentado, busquen remontarse igualmente al pasado infantil 
del artista para comprender cómo los acontecimientos de su infancia determinaron los 
temas de su creación” (p. 22) 

En este estudio se puede observar en las respuestas del instrumento aplicado como 
Jiménez ha venido relacionado su pasado desde la infancia con las motivaciones que lo 
atan a la planta de los Topochales, sin embargo, hay un intento de avanzar más allá del 
naturalismo en sí y es la idea que propugna Sampson (Ibidem), y es que “el arte nace 
del arte” (p. 27), y la explicación que se le puede dar a esa afirmación es que el arte en 
si no existe sino hay un artista capaz de captar en las obras ya existente lo que no hay, lo 
que no ha sido develado, por lo que el subconsciente juega un papel preponderante sin 
embargo, la consciencia del artista su preocupación por lo que no se ha visto aún es 
determinante para definir incluso su identidad temática como exponente de las nuevas 


formas encontradas para la expresión artística. 


La obsesión de Manuel Cabré de la variación de la luz sobre el cerro el Avila. 

Del mismo modo que lo hace Jiménez, extasiado de la naturaleza particularizado con 
una de sus partes como es las plantaciones de los camburales, encontramos en la historia 
de la pintura venezolana a un Manuel Cabré maravillado por las variaciones de la luz 
solar sobre el cerro el Ávila y sus alrededores a distintas horas del días. Tal como se 
puede apreciar en la imagen del cuadro No.1, en la cual la inmensidad del cerro domina 


el motivo en la parte de arriba y abajo la bucólica estancia del pequeño arroyuelo que 


invita a descansar y relajar el espíritu y el ama. La fuerza del cerro impone el respeto de 


su potencia espiritual, bañado por una luz matinal. 


Imagen No. 1. Laguna de Boleíta. Manuel Cabré. Oleo sobre tela. Colección Galería de Arte 


Nacional. 


Según el crítico y curador José María Salvador (1991), en el catálogo organizado por 
el Centro Cultural Consolidado y denominado “El Ávila un tema inagotable”, Cabré 
fue el primero en su época en ir al campo libre a buscar el motivo paisajístico. Es el 
precursor del modernismo en Venezuela, el irreverente del tradicionalismo escolástico, 
pintó bajo una óptica particular la grandiosa montaña, a pesar de que en su tiempo pocos 
llegaron a internalizar lo que Cabré aportaba como artista y maestro y fue el modo de 
percibir las formas, las luces, los colores y la atmosfera de la montaña y el Valle de 
Caracas que es su verdadera obra, ya que Cabré siempre insistió en las entrevista de 


prensa que el Ávila era el fondo siempre de su pintura. 


Imagen No. 2. Valles de Caracas al pie del Ávila. Miguel Cabré. Oleo sobre tela. 
Colección Galería de Arte Nacional. 


Es interesante el caso de Cabré, porque cuando hacemos la analogía con Jiménez, al 
igual que aquel, muchos colegas de este pintor, no comprenden la búsqueda iniciada 
hace más de 30 años, aun no digieren la fijación de este artista por los Topochales, lo 
cual indica que no están viendo la profundidad y complejidad de las sugerentes 
imágenes que se desprenden y el aporte en cuanto al estudio del color que realiza y que 
le permite construir sus estructuras que se desglosan de una imaginación exponencial 
activa y orgánica en constante acción, los Topochales son su motivo para pintar y 
encontrar entre ellos motivaciones reveladoras del color y la luz. 

Quizás tanto como Cabré, de manera silenciosa y en cuanto al paisajismo 
modernista, esté Jiménez contribuyendo “a la renovación de un estilo y una técnica” al 
dedicarse con profundidad al estudio de las estructuras que se desprenden de las formas 
de un paisaje y que están ocultas a la percepción del mortal “común y corriente” es 
decir, de aquellos que no tienen la sensibilidad estimulada para estas situaciones 
artísticas dentro de las Artes Plásticas. 

Sin lugar a dudas, existe en este pintor acarigueño, un estilo libre muy particular con 
una pintura no tan fresca pero espontánea, estudiada en sus efectos, con manchas que se 
convierten al ojo del espectador en sugerentes imágenes concebidas para que expresen 


lo que el pintor ha definido como contexto visual de sus obras. 


CAPITULO II 


LA INFLUENCIA DE CORRIENTES PLÁSTICAS EN LA OBRA 
DE JOSÉ JIMÉNEZ. 


La pintura de Jiménez es impresionista porque tiene la particularidad de captar la 
luz, mediante toques fragmentados de color, Además es realista, en el sentido de que 
capta momentos auténticos de cada día, con sus recursos de iluminación, pinta la 
naturaleza in situ. Domina este pintor esta tendencia y lo demuestra copiando y 
reproduciendo las combinaciones de matices más complicados que se conocen con el 
verde y aunque se aleja de los impresionistas cuando muestras claroscuros y 
contrastes violentos, toda su obra es un entretejido de tonalidades luminosas. 

Se Observa además que las formas se separan y descomponen, y al mismo tiempo, 
las masas se juntan y organizan de forma orgánica. Emana también la obra de 
Jiménez figuras surrealistas a través de rostros y perfiles muchas veces indefinidos 
que semejan incluso rostros ancestrales, y que se combinan con el follaje de los 
Topochales. El arte abstracto se encuentra presente en la evolución pictórica de 
Jiménez, ya que este pintor en algunos de sus cuadros prescinde por completo de los 
elementos figurativos y de las formas reconocibles, para concentrar la fuerza 
expresiva en formas y colores que no observan relación con la realidad visual, la obra 
no representa hombres, paisajes ni flores, sino combinaciones de colores que 
constituyen un lenguaje de formas, que puede ser geométrico u orgánico, manchas, 
puntos, rayas o trazos sin orden específico. De igual manera en Jiménez se incluyen 
tendencia expresionistas cuyas principales características plásticas son una aplicación 


violenta de la pasta cromática caracterizadas por las semejanzas a los fauvés o 


fauvistas y que tendencias hacia lo morboso, lo prohibido o fantástico. El fauvismo 
es una corriente plástica que se caracteriza por el color intenso y estridente de las 
obras, el apasionamiento de los artistas en ser intensos. 

Los fauvistas utilizaron los mismos temas de los impresionistas, pero 
prescindiendo de la armonía clásica y de la profundidad, y esa carencia de la 
profundidad que se aprecia en los Topochales es sinónimo de un acto consciente 
sujeto a una corriente en la cual se expresa este pintor. 

Entre los pintores más representativos del expresionismo se tienen a: 

Edward Munch: Este noruego es considerado el padre del expresionismo. Su obra 
muestra claras obsesiones por la enfermedad y la muerte; y en ellas plasma a seres 
inquietantes que huyen y se sacuden entre una masa de color que abruma. Obra: El 
grito 

Vassily Kandinky: En su pintura, la forma y el tema pierden importancia frente al 
protagonismo que adquiere el color: fuerte, libre, violento y real. Más adelante, 
evolucionará hacia la abstracción geométrica creciente. 

Obra: Rayas y círculos verdes. 

Paul Klee: Este combina la abstracción con alusiones figurativas reconocibles. Su 
vocabulario pictórico lo aproxima al surrealismo de Miró. Obra: Villa Italiana. 

Jiménez es un lector interesado, de las lecturas aprende de los modelos que las 
corrientes y movimientos desarrollan en el mundo de las artes plásticas. Por eso, su 
pintura se desborda y deja atrás el tradicionalismo que la escuela le enseña y ahonda 
en la lectura y su práctica para construir su propia obra, tomando de la naturaleza la 
realidad objetiva, pero apoyándose en lo que las corrientes le aportan, su hacer y su 
pintar para identificarse con ellos y darse cuenta que al final de cuentas él también es 
uno de ellos, un creador de naturaleza, de paisajes a lo José Jiménez. 

Por eso, cuando Jiménez se libera de la reproducción imitadora del paisaje 
descubre a su vez que tal como lo expresa Hofmann (ibídem), “Liberada de la 
reproducción ilusionista-materialista del mundo fenoménico, la obra de arte se 


espiritualiza, recupera la categoría de portadora de símbolos, abre horizontes 


semánticos más allá de sus contenidos objetivos y formales” (p.8). Allí, el pintor no 
lo hace meramente para reproducir el contenido de la imagen conocida por todos de 
los Topochales, sino que recrea una metáfora que ilustra al observador como él siente 
“la vida, la lucha de la existencia de los Topochales mismo”, y lo hace con colores, 
líneas, trazos y mezclas, no pensando en la combinación que eso implica, sino para 
expresar el acto vital, del concierto cromático que dirige por toda la senda de los 
Topochales. 

Hay una toma de conciencia del artista que trasciende el umbral de la óptica y pasa 
a lo semántico, expresando contenidos formales que evocan el interior y el exterior 
del paisaje, mostrando a su vez una alegoría sobre el conflicto vital del pintor con su 
mundo actual. Todo este estudio de los Topochales muestra una carga de contenidos 


polisémico al mismo tiempo. 


CAPITULO III 


NUEVAS FORMAS VISUALES PRESENTES EN LA OBRA 
DE JOSÉ JIMÉNEZ 


La poética de los Topochales. 

A continuación se inicia el análisis y descripción de la poética del discurso estético 
de la serie Musáceas (Topochales) bajo la metodología formalista de la Iconología de 
Erwin Panofsky. 

No es fácil describir lo que ocurre cuando se pasa de una interpretación a otra. Está 
claro que no se experimenta la ilusión de tener frente al espectador una imagen real. 
Y sin embargo, no cabe duda de que la forma se trasmuda de cierto sutil modo 
cuando las hojas y los trazos de los "Topochales, se vuelven formas destacadas por 
ciertas manchas antes desdeñada convirtiéndola en una nueva forma o imagen. Esta 
imagen está ahí, presente, aunque resulta difícil discernir sobre su presencia, no es 


menos cierto, que se toma conciencia de ella, cuando posiblemente otros no la vean. 


Más allá de los Topochales. 

En la pintura de Jiménez, se perciben varias lecturas, y aunque no todas se hacen 
al mismo tiempo, no es menos cierto que cada vez que se observa la misma pintura, 
una nueva forma aparece frente al observador, los trazos parecen indicar una 
intencionalidad, sin embargo, al detallarla, es posible darse cuenta que son formas no 
plasmadas intencionalmente, sino que coincidencialmente, los colores, las manchas y 
las líneas convierten en figura lo que en realidad es una forma trazada o formada al 


azar, esto pudiera afirmarse es un aporte inconsciente de la pintura de los Topochales, 


ya que no son los Topochales lo único que se ve, sino que hay más realidades 
abstractas ocultas, que el espectador es capaz de descubrir si se lo propone. Aquí está 


inmersa una especie de ilusión, conformadas por formas irregulares. 


Análisis Iconológico. 


Imagen de Pintura No. 3. 


Imagen No. 3. Serie Musáceas (Topochales) El Cambural. 
Autor: José Jiménez. Técnica: acrílico/cartón piedra. Medida: 58 x 63 cm. año: 1989. 


NIVEL DESCRIPCIÓN PREICONOGRÁFICO. 
Esta obra tiene una medida de 58 x 63 cm aproximadamente, está hecho en 


acrílico sobre cartón de piedra, bajo una preparación que le brinda una duración al 


soporte. Es una composición bastante simétrica, esta como hermetizada por la 
composición de las hojas de los Topochales. Entre los colores que predominan en la 
obra, se observa la degradación de los verdes, así mismo se ven unas aplicaciones de 
amarillos que le dan más calidez a los colores fríos que tiene, también se perciben 
colores siena tostada que le dan base a la planta como tal. La perspectiva de la obra se 
logra por medio de los colores fríos que tiene detrás para poder atraer el tema de las 
hojas de los Topochales y está bastante centrada, pero en sí, la composición que 
tienen las hojas es lo que la hace objeto de atención del observador... 

Las partes más oscuras del cuadro se logran para darle más profundidad, en esto 
influyen los colores fríos más que los colores cálidos que tienen alrededor los 
topochales, el motivo para crear esta obra fue el tema de los colores naturales que 
ofrecen matices en diferentes horas del día. Esto llama la atención, es decir los 
matices que da la luz y la sombra, la luz le da transparencia, el pintor Jiménez usa el 
blanco como brillo más que como luz. Esta pintura se enmarca dentro del 


naturalismo y el paisajismo. 


NIVEL DE ANÁLISIS ICONOGRÁFICO. 

Lo que inicialmente vemos en este cuadro es una mata de topochos con amplias 
ramas que se abre al viento y se bambolea con su fuerza. Es una composición muy 
centrada y a base de líneas diagonales y verticales, semeja como entorno general una 
zona selvática y se observa un camino o sendero donde está sembrado el Topochal. 
Se percibe un día cálido lleno de luz que le da vida a la planta en la calma general de 


todo el ambiente. 


NIVEL DE INTERPRETACIÓN ICONOLÓGICO. 
La imagen invita a evocar en el espectador su incorporación al paisaje que 
observe, estimula la recreación del ambiente en que se ha basado el pintor, 


particularmente por el conjunto de hojas que componen la estructura general del 


Topochal. Los colores fríos dan la sensación de paz y quietud que es lo que aporta el 
fondo del cuadro y es el logro del artista, ya que esta técnica utilizada atrapa 


sensorialmente a quien lo observa. 


LAS NUEVAS FORMAS DEVELADAS EN LA IMAGEN NO. 3. 

Profundizando en la ilusión óptica que brinda esta pintura observamos lo 
siguiente: 

Primero: en el centro del cuadro una figura de un pájaro grande con alas en 
movimiento, se percibe como si volara, este efecto se logra porque existe un contraste 
de colores y formas que al unirse dan una figura de un animal de alas grandes, un 
poco más arriba a la derecha una mujer esconde su rostro con un manto verde que 
mira fijamente hacia el pájaro, está escondida detrás de una hoja del Topochal. 
Debajo de donde se encuentra el pájaro grande, una serpiente enrollada en el vástago 
de la planta, cuya cabeza color ocre, se asoma sin percibir el pájaro que se posa en la 
parte de arriba, la mujer ve esta escena, como si esperara un desenlace fatal. Sin 
embargo, una nueva observación, nos muestra que la misma figura que veíamos como 
una serpiente, ahora se muestra como un perro que posa su cuerpo al vástago, como si 
se rascara. Nacen imágenes y formas que son naturales del ambiente, es allí donde 
se da el fenómeno de identidad y se enlaza con la del espectador, puesto que en este 
cuadro, los animales son de la naturaleza de una zona caracterizada por el sembradío 
de Topochales. Estas imágenes, pudieran no percibirse a simple vista, pero la 
capacidad de provocar una ilusión óptica que genera lecturas visuales muy distintas 
cada vez, ayuda a que la pieza en cuestión se revalorice como obra más allá de lo que 


a simple vista se observa. 


Imagen de Pintura No. 4. 


Imagen No. 4. Serie Musáceas (Topochales) titulado el Topochal. 
Autor: José Jiménez. .Técnica: Mixta (óleo/arena/lienzo) Colección 
Alcaldía de Araure. Medida: 80 x100 cm. Año: 1990. 


NIVEL DESCRIPCIÓN PREICONOGRÁFICO. 
En esta pintura, la simplificación del dibujo, adquiere vivacidad por los colores 
primarios. Los colores que predominan son los azules porque se matizan los verdes, 


es una composición balanceada, los planos de los blancos le dan frescura a los colores 


verdes, una frescura no como luz sino como un elemento plástico más, los elementos 
que están estructurados en la parte de atrás, hacen una composición con los 
movimientos que tienen las hojas de los Topochales. Hay una línea que está 
indicando que le da fuerza, lo que hace que la obra no se vea estática sino más bien 
como suspendida, no se divide la obra en sí, hay unos tonos verdes y unos tonos 
cálidos que logran suavizar los tonos de los colores cálidos, eso lo hace el pintor para 
que el espectador no se canse. La obra se caracteriza porque es una estructura que 
semejan figuras geométricas constructivistas virtuales. Hay líneas que se desvían para 


que el espectador no se concentre en una sola. Eso también lo dan los colores. 


NIVEL DE ANÁLISIS ICONOGRÁFICO. 

Observamos que en este cuadro, el pintor parte de formas geométricas para 
construir su Topochal, la estilización del mismo, genera formas no culminadas que 
dan la sensación de no detallar el conjunto del "Topochal, sobre todo en la parte del 
tallo. Se percibe como una búsqueda cerca al cubismo que no logra terminar, 


obteniendo finalmente una obra que se acerca por sus intenciones al abstraccionismo 


NIVEL DE INTERPRETACIÓN ICONOLÓGICO. 

La pieza muestra una estructura que no termina de sostenerse por su propio peso, 
en el fondo una pared perpendicular con la otra, sirve de fondo y se confunde con la 
planta posada en el centro del cuadro en coincidencia con la línea perpendicular de 


las dos paredes. 


LAS NUEVAS FORMAS DEVELADAS EN LA IMAGEN NO. 4. 

La obra es la representación simplificada de la forma de una planta (Topochal) 
donde predominan los colores primarios sobre un fondo trabajado en tonalidades 
grises, se observan diferentes tipos de líneas que al unirse forman figuras geométricas 


que en combinación con los tonos verdes y ocres denotan un paisaje natural que 


tiende al cubismo. También se podría decir, que el pintor parte de las formas 
geométricas para recrearse en un una composicional centralizada que está formada 
por líneas verticales horizontales y onduladas que generan movimientos, e invitan al 
espectador a hacer un recorrido visual en la obra, buscando en ella elementos o 
formas sugeridas que puedan relacionarse con formas o elementos conocidos, así 
como, establecer similitudes, entres las formas de hojas con alas y vástago con 
piernas que unidas podrían formare en la mente del espectador como imagine de un 


extraño ejemplar alado suspendido en el aire 


Imagen de Pintura No.5. 


Imagen no. 5. Autorretrato. Autor: José Jiménez. Técnica: Mixta (cera/ 
guache/cartón). Medida: 68 x 90 cm. Año: 1993 


NIVEL DESCRIPCIÓN PREICONOGRÁFICO. 


Es un autorretrato aproximadamente del año 1993, la técnica es guache, tinta, 
pigmento con cuerpo para fortalecer más la obra, es un autorretrato que quiere hacer 
de la figura un centro de atención, está como mirando al espectador y hay un 


momento en que el espectador se desvía hacia los Topochales que hay detrás. 


NIVEL DE ANÁLISIS ICONOGRÁFICO. 

Las figuras geométricas siguen predominando el modo de organizar las estructuras 
de las pinturas de Jiménez. Se observan rectángulos y triángulos en la construcción de 
la estructura central del cuadro que es el auto retrato y los topochaes que le sirven de 


fondo. 


NIVEL DE INTERPRETACIÓN ICONOLÓGICO. 

Aquí el autor busca reconocimiento como autor único de la serie los Topochales, 
además que muestra la relación que tienen con estos como obra de arte y de 
inspiración. El autor se refleja como si fuera un espejo, pero al mismo tiempo es una 
sensación orgánica de vida. Es una relación amorosa y de trabajo, ambos en armonía 
matizados por los colores azules, ahí en la figura humana se observa un cambio de 
armonía de los colores azules, violetas, estos colores sugieren una estructura 
concebida y determinada. En la composición de la obra, el autorretrato muestra de 
lado izquierdo unos colores fríos y se ve una aplicación de brillo con blanco para 
darle luz, se observa en general unos Topochales bastante expresionistas pero siguen 


siendo Topochales. 


LAS NUEVAS FORMAS DEVELADAS EN LA IMAGEN NO. 5. 

La obra presenta un autorretrato en primer plano sobre un fondo gris y un trabajo a 
base de machas, líneas y trazos que sugiere forma geométrica donde se puede 
observar la simplificación de la forma. Los colores utilizados son verdes y ocres y en 
diferentes tonalidades violetas y azul en el manejo de la perspectiva del color y la luz. 


La obra muestra la relación que existe entre el pintor y su motivo de inspiración 


identificándose a sí mismo como autor único de la serie “los topo chales”. José 
Jiménez representa una relación orgánica de vida, amor y trabajo, mostrando al 
espectador de una manera muy personal su visión autentica desde su entorno social, 
donde el espectador podría pervivir formas ocultas en su obra, una imagen que se 
configura por la naturaleza, por el representada que semejan el rostro de una mujer 
recreado por las manchas dispuestas en el fondo de la obra enmarcando en ella una 


influencia expresionista. 


Imagen de Pintura No. 6. 


Imagen No. 6. Sin Título. Técnica guache, cera, grafito, 
Tinta china sobre papel Fabiana. Autor: José Jiménez. 
(1995) 


NIVEL DESCRIPCIÓN PREICONOGRÁFICO. 


Es otra obra hecha con técnica guache, cera, grafito, tinta china sobre papel 
preparado con cal para matar el hongo y también formol para el papel Fabiana. 

En esta obra predominan los tonos verdes y los amarillos que reflejan la luz en 
diferentes partes de los Topochales, así mismo se observa el blanco para crear brillo y 
transparencia en las hojas, así como el azul intenso y el violeta para darle profundidad 
a la obra y en la parte superior, el artista aplica azul claro, blanco y algunas 


aplicaciones de amarillo que causan al espectador sensación de frescura 


NIVEL DE ANÁLISIS ICONOGRÁFICO. 
La obra se presenta con un trabajo de líneas verticales representadas en los tallos 
de las plantas que se rompe con algunas líneas horizontales y oblicuas que están 


formadas por las hojas que a su vez generan movimientos en los Topochales 


NIVEL DE INTERPRETACIÓN ICONOLÓGICO. 

Los trazos de las hojas dan la sensación de que las mismas se van a caer, pero 
hay una estructura con movimiento de líneas que rodean a las hojas que no permite 
que se caigan, dando un equilibrio al mismo tiempo. Así mismo, hay una estructura 
en el fondo que no se ve tan plana, que se conjuga con la obra y hay líneas que dan 
contrapeso, líneas horizontales, líneas rectas y líneas que dan la sensación de un 
surrealismo y al visualizarlas se ve una mujer escondiéndose en los Topochales, hay 
formas que parecen piernas como soportes de la obra; es la intensión para que el 


espectador descubra la sensualidad de la obra. 


LAS NUEVAS FORMAS DEVELADAS EN LA IMAGEN NO. 6. 

La obra está elaborada con una técnica mixta. Los materiales utilizados son 
aguache, cera, grafito, tinta china sobre papel babiana (1995). Predominan los 
colores verdes, azules, ocres, y violetas en un fondo gris, presenta un trabajo de líneas 
verticales, horizontales y oblicuas representadas por las hojas de los Topochales 


generan estructuras de equilibrio y movimiento. Es un trabajo basado en una 


composición centrada en forma triangular o de pirámide invertida señalada por la 
disposición de las formas y colores. En esta pintura puede el espectador recrearse en 
la búsqueda de formas o motivos ocultos presente en el inconsciente colectivo donde 
se encuentra con el rostro de una mujer escondida en los topo chales y cuerpos 
femeninos formados por el juego de líneas. En la obra se observan formas de luz y 
oscuridad, representados por el uso de colores fríos y cálidos, algunos segmentos son 
matizados con tonos claros que le proporcionan brillo al trabajo. Se podría decir que 
el artista a concebido la obra, bajo la tendencia artística del surrealismo por las 
imagines que representa en forma inconsciente y una tendencia fauvista por la fuerza 


de sus trazos y el fuerte delineado del motivo que representa. 


Imagen de Pintura No. 7. 


Imagen No. 7. Sin Titulo. Autor: José Jiménez. Guache, tinta china y cera 


NIVEL DESCRIPCIÓN PREICONOGRÁFICO. 

En la obra se observa una gran variedad de tonos verdes en las plantas, amarillos 
y ocres en el fondo, se aprecian tonos fríos que le dan profundidad a la misma 
presentando la inflorescencia de la planta como eje central de la obra acompañada de 


algunas aplicaciones de blanco para darle presencia a la luz. 


NIVEL DE ANÁLISIS ICONOGRÁFICO. 

La obra presenta un trabajo de líneas formado por los tallos y hojas de las plantas, 
líneas verticales, diagonales y oblicuas que se cruzan entre si para romper con cierta 
monotonía presente en la misma. Los tonos azules y violetas están dispuestos de 
manera que producen profundidad o perspectiva, los amarillos y ocres establecen los 
planos de trabajo en la obra, el blanco representa la luz y unido a la inflorescencia 
conjugan los elementos que proporcionan el equilibrio y la variedad de tonos verdes 


que predominan en la obra 


NIVEL DE INTERPRETACIÓN ICONOLÓGICO. 

Es una obra enmarcada por líneas inclinadas, líneas que equilibran y otras que dan 
movimiento, hay colores que dan perspectiva, acercando los azules al lado de los 
violetas, hay colores cálidos y ocres, que producen movimiento en la parte interna de 
los vástagos de los Topochales, la imagen produce una sensación de frescura por la 


presencia de los tonos verdes. 


LAS NUEVAS FORMAS DEVELADAS EN LA IMAGEN NO. 7. 

La obra está elaborada en una tecina mixta, guache, tinta y cera sobre tela. 
Representa un trabajo de líneas formado por los tallos y hojas de las plantas, (topo 
chales), línea verticales, oblicuas y diagonales que se cruzan entres si y usa vez 
rompen con cierta monotonía presente en algunos fragmentos de la pieza que está 
basada en una estructura geométrica y una composición centralizada, enmarcada en 


una pirámide invertida representa por la hoja en primer plano y la inflorescencia 


donde se conjuga la variedad de tonos verdes, la gestualidad de los trazos y la mancha 
con planos de color donde la sombra y profundidad de la obra está concebida con 
colores fríos y la luz con ocres y verdes matizados con blanco para proporcionar 
brillo con la presencia del gris en el fondo recreando un paisaje y algunas imágenes 
que se podrían interpretar como rostros y mascaras o personas escondidas dentro de la 
plantación que son representadas por el pintor influenciado por el surrealismo y las 
corrientes impresionistas y postimpresionistas en el manejo de una textura pastosa en 


el color captando así la atmósfera de una forma personalizada 


Imagen de Pintura No. 8. 


Ñ 
gr > 
o Ñ 


Imagen No. 8. Sin título. Autor: José Jiménez. Técnica mixta. Incluye óxido de hierro. 
Madera tratada. Medidas 1mx80cm 


NIVEL DESCRIPCIÓN PREICONOGRÁFICO. 
La obra está basada en la representación del vástago de un Topochal desgarrado en 
forma vertical trabajado con tonos cálidos y ocres, en el fondo se observan tonos 


cálidos y violetas creando profundidad en la obra. 


NIVEL DE ANÁLISIS ICONOGRÁFICO. 

La obra contiene una composición centralizada con fuertes pinceladas en forma 
vertical que luego se cortan con trazos diagonales y horizontales. En esta obra 
predominan los tonos cálidos y ocres, el blanco y amarillos que representan la luz y 
en el fondo se observan violetas intensos para crear la perspectiva con pequeños y 


recurrentes trazos naranja que denotan ciertos movimientos. 


NIVEL DE INTERPRETACIÓN ICONOLÓGICO. 
Esta obra representa el trabajo de un vástago desgarrado desde la base de la planta, 
con efectos de una representación vertical y la presencia de algunos elementos en el 


fondo con colores fríos y cálidos que complementan la obra. 


LAS NUEVAS FORMAS DEVELADAS EN LA IMAGEN NO. 8. 

La obra está basada en la representación del vástago desagrado de un topo chal 
trabajado en tonos cálidos y ocres con una composición centralizada, con fuertes 
pinceladas en forma vertical, que luego se cortan con trazos diagonales y horizontales 
creando planos de color con una textura pastosa por la aplicación de oxido de hierro 
proporcionando volumen en la obra. La simplificación de la forma y el manejo de la 
luz y la sombra con tonos cálidos y violetas se puede ubicar la obra bajo la tendencia 


post impresionista. 


A MODO DE CONCLUSIONES Y RECOMENDACIONES. 


CONCLUSIONES. 


Entre las conclusiones a las que se puede llegar luego de realizado el análisis de la 


entrevista y el proceso hermenéutico generado en el estudio plástico de las obras del 


pintor acariguense José Jiménez, así como los aportes teóricos encontrados en las 


referencias bibliográficas consultadas que estaban vinculadas a las reflexiones que 


sobre algunas palabras claves del discurso el artista emitió en su entrevista se 


observa que: 


José Jiménez ha mantenido una continuidad cromática, que ha venido 
desarrollando desde su juventud, esa continuidad cromática se observa cuando 
al consultársele sobre los colores que tienen que ver con el medio ambiente 
donde él vivía cuando era niño y adolescente, con los colores que representan 
no solamente la corporeidad de su familia, sino su vestuario o su conjunto 
integrado, los grises siempre han permanecido en la imagen cromática que 
incluye la lluvia y que incluye el color incluso del barrio, de tal manera que 
cuando se llega a los colores vinculados a la serie de los “Fopochales”, el gris 
siempre juega un papel importante en la variación de los colores cálidos y los 
colores fríos, a partir del verde se mantiene en una constante cromática que 
no varía sino, que es utilizada como un medio para generar luz, claridad y 
calidez. 

José Jiménez ha venido investigando no solamente los colores cálidos como 
tales, sino el color gris como una constante y permanente influencia que ha 
ido determinando no solamente la fuerza que este color le da a las tonalidades, 
sino la fuerza que a través de la línea, el color gris sustenta esos trazos muchas 
veces con una fuerza cromática que se combina con líneas horizontales, 


paralelas o verticales, inclusive, líneas amenazantes o líneas que sostienen y 


mantienen un nivel de tensión y que siempre juegan con diagonales, con 
verticales y horizontales. 

La pintura de José Jiménez, viene caracterizada por el uso de los colores 
cálidos y fríos, como parte componente de los elementos expresivos de su 
pintura, se encuentra incluso en su pintura, lo que él llama las estructuras, 
estas estructuras normalmente están referidas a lo que corresponde en el 
plano, el fondo, y ese fondo siempre esta soportado o construido como una 
especie de pared o especie de elementos que están superpuestos unos con 
otros y que le dan espacios, rellenan espacios o a su vez forman parte de un 
conjunto estructural que determinan el equilibrio, el peso y la dinámica visual 
de la obra y por supuesto el eje central que siempre es la parte básica de la 
composición. 

En ese sentido, los “Topochales”, han mantenido un discurso, un lenguaje, y 
un mensaje de una identidad que está representada por el paisaje, el espectro 
de la naturaleza convertida en obra de arte y que se ha sostenido durante 
treinta años en el desarrollo de esta serie y que aun no termina, sino que 
Jiménez continua en el desarrollo de aspectos mucho más abstracto que 
estilizan la línea y convierte a la naturaleza en un hecho subjetivo, abstracto, 
dinámico estructural y sugerente. 

De José Jiménez aprendí que la humildad no está reñida con la sabiduría y la 
experiencia. No tiene nada que ver con la pobreza material ni con la riqueza. 
El talento está en las personas, es la voluntad lo que hace al artista, es el deseo 
de trascender en un mundo lleno de contradicciones y de bajas pasiones en el 
ser humano. La naturaleza está enfrente de ti, y solo debo observarla bajo mi 
óptica de artista plástico. Y es a partir de observarla, detallarla, de dibujarla y 
de reencontrar una nueva forma, entontes habré reconfigurado una realidad y 


allí si se puede hablar entonces de creación. 


En José Jiménez he encontrado la respuesta que buscaba para desarrollar a 
profundidad mi carrera. Primero al tenerlo como docente y escuchar 
embelesado hablar de su pintura. Ahora luego de haber compartido con el y 
estar cerca de sus cuadros y escuchar de su voz la pasión con la que se entrega 
y se embriaga al recordar el proceso de su trabajo y al darse cuenta el mismo 
de los aportes que hace y que muchas veces no trascienden sino son 
observadores sensibles y connotados expertos, aprendí que debo soltarme y 
dejarme llevar por mis instintos y seguirlos, ya la universidad me dio unas 
herramientas, ahora pongo de mi parte para darle continuidad a la obra que 
nace en mi entrañas. 

José Jiménez es paisajista, pero en sus paisajes siempre están presentes las 
musáceas (Topochales) y desde ese conjunto de árboles y plantas realiza un 
acercamiento a los elementos básicos como la línea, el color y el plano, donde 
el color conforma planos orgánicos de un paisaje vivo. Por lo tanto, el estudio 
da aportes para que la nueva generación se encuentre con un autor que 
propone y dispone de la naturaleza, su imaginación, la creación de nuevas 
formas que se manifiestan en el conjunto de la obra y que no es de fácil 
acceso al observador común si no se cuenta con un estudio develador de 
proposiciones que se extravían sino fijamos una adecuada atención a las 
pinturas. 

La obra de este maestro, no se queda solo en lo referencial de las imágenes de 
los Topochales, sino que están estructurados y su dinámica cromática así 
como la dinámica de la conformación inicial de las líneas, de la composición 
misma, siempre están en connotación con técnicas, con tendencias que van 
definiendo esa cultura, ese aprendizaje y esa experiencia que lo hacen una 
referencia pictórica. Él conjuga todos esos elementos haciendo que una pieza, 
no solamente contengan hojas y una visual simbólica de los Topochales, sino 


que hay formas, figuras, objetos, estructuras, que a simple vista parecen estar 


ocultas, pero que bajo un ojo clínico, una observación profunda, unos planos 
de percepción bien concentrados, pueden aparecer otras realidades que 
pudieran haber sido pintadas de manera consciente, o ser imágenes que no 
estuvieron en la formación inicial de la obra. Pero que al ojo del observador 
manifiestan una realidad, una nueva percepción de disfrute. 

La recurrencia en el motivo (Topochales) de la pintura de José Jiménez no es 
más que la elección de un elemento para pintar, de donde se capta la forma, el 
color, la luz en diferentes horas del día y desde diferentes ángulos de 
observación; el artista estudia cuidadosamente todos estos elementos y luego 
los representa adaptados a un estilo personal dónde aplica los conocimientos 
adquiridos en su larga investigación en cuanto a elementos de expresión y las 
diferentes tendencias artísticas. 

En el aspecto iconográfico se puede decir que la obra de este pintor está 
cargada de elementos propios de su entorno, siendo un ambiente vinculado a 
la actividad económica de la agricultura, la siembra espontanea y 


rudimentaria del cultivo de las musáceas (Topochales) 


RECOMENDACIONES. 


Se hace necesario la formación de observadores críticos de artes que sean 
capaces de dominar el método formalista iconológico, así, muchos otros 
observadores no preparados pudieran formarse adecuadamente para que el 
arte no pase desapercibido. 

La formación de críticos de arte es una necesidad, ello redundará en un 
aprendizaje para los estudiantes de arte y el público en general que a través de 
la crítica pueden aprender mucho más como acercarse a la obra plástica de 


cualquier pintor. 
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ANEXOS 


Anexo No. 1 


Cuadros de Jiménez 


Anexo No. 2. 


Entrevista con el pintor José Jiménez Figueroa 


A continuación se presenta la entrevista realizada al Pintor acariguense José 
Jiménez, realizada el 11 de noviembre del año 2013 en su estudio ubicado en el 


Barrio el Paraguay de Acarigua, estado Portuguesa. 


Nomenclatura: G. A. = Gladys Arias 
J.J.F.= José Jiménez Figueroa. 
G.A. ¿Cuál es tu nombre completo? José Manuel Jiménez Figueroa 
¿Dónde naciste? 
J.J.F__ Nací en Acarigua en el barrio bella vista, (antigua Barrio Ajuro). 
G. A. _ ¿Con que colores relacionas al barrio donde naciste? 
J.J.F__ Con el color gris. 
G. A. Y quienes s fueron tus padres. 
J.J.F__ Carlos ramón Jiménez y Carmen lucinda silva de Jiménez 
G. A. __ Con que color identificas a tus padres 
J.J.F__ Con colores grises 
G. A. ¿Qué colores te influencia tus padres desde la crianza, de qué color los veías? 
J.J.F__ Entre grises y amarillos 
G. A. ¿Quiénes fueron tus padres, hacían tus padres? 
J.J.F__ Mama era ama de casa, lavaba ropa de los guardias para ayudarnos en la 
educación, papá era gandolero, transportaba granos, y luego tuvo una carnicería, “La 
negra”, muy famosa en esa en esa +época. 
G. A. ¿Qué hacías tú cuando no estabas en clases? 
J.J.F__ Boceteaba dibujos tipo caricaturas en aquella época de vagancia, cuando 
muchacho me escapaba del recreo, no tenía nociones ni futurismo de la Artes 
Plásticas, si no que después me di cuenta que tenía ese hobby sin ninguna esperanza o 
futuro de ser un artista. 


G. A._ ¿Cuáles son los colores de tu infancia? 


J.J.F__ Violeta verde amarillo y azul porque me la pasaba jugando con los 
muchachos por el monte y me gustaba cuando llovía, bañarme con la corriente del 
agua, y sin intensión mi gusto por la naturaleza veía los brillos de la gota de agua y el 
sonido de la lluvia en el rancho, lo veía como el color gris 

G. A. ¿Cuándo comenzaste a dibujar y a pintar, tus primeras raíces, no sabías que 
serias un artista plástico, pero sabias que tenías cualidades para ello? 

J.J.F__ En la primaria yo dibuja, calqueaba y me copiaba de algunas caricaturas de 
superman, de sopotocientos, el llanera solitario, el fantasma y allí fue cuando los 
maestros se aprovechaban de uno para la realización de los mapas y los dibujos y las 
carteleras. Tenía un amigo que se llamaba Naveda que también dibujaba. Pero no se 
dedicó al arte. 

G. A. ¿Cuáles fueron tus influencias iniciales? ¿Antes de ingresar a la academia 
llegaste a conocer un pintor? 

J.J.F__ El pintor Luis José González, paisajista, muy amigo de mi papa, vi algunos de 
sus Cuadros sin intención ni atracción por el arte. Le visite y fui a una exposición, 
luego en revista veía las noticias y de las exposiciones de pintura, y ya le había 
agarrado gusto al dibujo y a la pintura. Me inscribí en la escuela de artes plásticas de 
Acarigua, 

G. A. ¿Esta fue una decisión propia o influencia por tus padres? 

J.J.F__ Decisión propia no seguí el bachillerato, y tenía a problema con mis padres 
que pensaban que los pintores se morían de hambre, trabaje en un abasto 5 años. Y 
antes trabaje recolectando algodón tres años, yo estudiaba y trabajaba, con el señor 
Raúl Sarmiento, que tenía un hermano Alirio Pérez que pintaba y el amigo Edmundo 
Monsanto de Maracay, me enseño a hacer la degradación de los verdes, los colores 
cálidos y fríos, este amigo me ayudó y fui curioseando la cuestión en los colores 
verdes, azules y amarillos, cuando salí de la escuela, ya tenía influencia de los 
profesores Pedro Mirabal, José María Latorre, y Ricardo Rivero, que influenciaron en 
el paisaje, del realismo, bodegones. Mirabal con la escuela de Caracas, Latorre de 


Barquisimeto, y Rivero de Acarigua, con quince de años de funda la escuela de 


Acarigua y carmelina García, Edda de Zamudio, que todavía están activos, Luís José 
Gonzales que venía de Barquisimeto de allí la enseñanza en la parte teórica y técnica, 
en los materiales, me gradué en la escuela y fui profesor, su director hasta que me 
jubilaron y sigo pintando. Comencé en el año 74 hasta el 84, antes Mirabal me 
contrato como profesor de creatividad infantil y me pagaba 200 bolívares cuando 
llegaba la asignación a la escuela y luego comencé como profesor de planta. 

G. A._ ¿De que trataban tus primeras pinturas, de manera independiente? 

J.J.F__ Normalmente los estudiantes tienen un contraste con los maestros, es una 
irreverencia, cuando te liberas de la escolástica, pintas lo que no conocen los maestro. 
Seguí en cuenta la tendencia de la escuela, pero comencé a ver videos y materiales de 
otros artistas nacionales e internacionales. Comencé a estudiar la pintura de Salvador 
Dalí, en el Surrealismo, y en el Abstraccionismo con Pablo Picasso y el Cubismo. 
Hice algunos trabajos y fui trabajando y logre un paisaje diferente, a lo enseñado en 
la academia sin dejar la base de la enseñanza. 

G. A.__ ¿Cómo Ha sido tu camino en la opinión crítica de tu pintura en Portuguesa, 
te han valorado? 

J.J.F__ Si me han valorado, porque he tenido una disciplina y he confrontado mi 
trabajo con otras pinturas, con pastor García de Guanare, Tisiano, y otros artistas. Me 
han criticado por no tener una concepción de los artistas plásticos, porque pintaba 
hobby, y he aceptado las críticas y he aprendido de ella, he tenido crecimiento 
buscando en otros artistas, como Jorge palacio, Jacobo Borges, Luís Guevara moreno, 
y creado mi propio código. 

G. A.__ ¿Desde hace quince años han predominado los Topochales, es un discurso 
que predomina en el tiempo? ¿Qué tratas de manifestar tú con esa continuidad, con 
esa forma con ese verde permanente en el tiempo? 

J.J.F__ Escribí esto hace como un mes (octubre) Porque yo pintaba los topochales 
(anexado al trabajo) 

J.J.F._ Aunque al lado de esta casa, había una casita con unos topochales (sitio de la 


entrevista), en el año 78, entre 78 y 89.... 


G. A. __ Va pasando el sicodelismo y el ecologismo mundial. 

J.J.F__ En esa época yo pertenecía al grupo mapa... 

G. A. Una época en que los artistas eran irreverente, que construían su propia 
cultura, que no estaba en contra de la enseñanza de la academia sino en cambio, 
influenciados por movimientos de fuera. Mapa fue una cofradía con intereses de 
diferenciarse 


G. A. _ ¿Mapa fue una cofradía con interés de diferenciarse del modismo? 


J.J.F__ Queríamos llevar el arte la comunidad en espacios abiertos como el 
Boulevard San Roque, amanecíamos pintando y allí dormíamos, hasta la policía nos 
apoyaba teníamos más de 100 obras expuestas allí comenzó esta agrupación. 

G. A. _ ¿Por qué los topochales? 

J.J.F__ Es una obsesión es mi sello; es mi código. 

G. A. ¿Ya entiendes los topochales, su estado emocional, porque son organismos 
vivos? 

J.J.F__ Me llaman topocho. No hay nada más bello que estar en presencia de un 
topochal 

G.A. ¿Tú les hablas? 

J.J.F__ Si, estos topochos no los entiendo y les busco la vuelta y celebro cuando por 
fin lo pinto. 

G. A. ¿Dicen que los pintores le hablan a sus cuadros? 

J.J.F__ Si es igual cuando me miro al espejo, té comunicas con la obra como contigo 
mismo es un amor que siento por ellos. 

G. A. ¿Qué te han enseñado los topochales? 

J.J.F__ ¿El artista tiene que ser curioso tener que ver la belleza de la obra, porque la 
línea? Uno protesta y profana a la naturaleza. Yo siempre esperaba que papá me 
dejara las tostadas que le preparaban para comerlas, me gustaban las tajadas. 

Con el tiempo comencé a observar las líneas, la forma que no da un dibujo cerrado 


sino, como dibujo abierto porque la gente común los ve como alimento pero, yo los 


Veo forma artística y estudio sus planos, como se ven los Topochales en un plano 

G. A.__ Representan una idiosincrasia, un hecho cultural, una identidad, se relaciona 
con tu adolescencia, es una retrospectiva de tu sensibilidad como ser humano, te 
convierte en un código, en una metáfora de lo que ha sido tu referencia. ¿Menciona 
algunas frases que tú crees que emanan de tu cuadro? ¿Esos topochales son hechos a 
base de espátula? 

J.J.F__ No, son hechos con pinceladas, el carácter como técnica con pincel por la 
textura es de acuerdo a la visión del espectador. Uno está en medio del espectador y 
la obra. 

G. A. _ ¿Es interlocutor entre la naturaleza muerta o viva y el espectador? 

J.J.F__ Si, uno defiende la obra pueden salir diferentes criterios y se aceptan, la 
crítica también se acepta. 

G. A. ¿La gente se acostumbra a los topochales? 

J.J.F__ Los ven como unos topochales y hay quienes los ven como una belleza y unos 
colores, uno defiende y aclara, lo ve más allá por medio de los topochales. 

G. A. ¿En estos momentos que pintas sigues con los topochales o evolucionaron? 
J.J.F__ Ellos son un tema he evolucionado en el tratamiento de la obra y la relaciono 
con un parto; la mujer embarazada requiere de un tratamiento y un cambio en ella 
como en el feto, hasta que llega el momento del alumbramiento tiene ese trato de 
amor y cuidado hasta el momento del parto. 

G. A, Tu obra ha evolucionado en algunos cuadros hay veladuras, texturas, 
incrustaciones y otros. 

J.J.F__ Si, he simplificado el dibujo y he incorporado elementos orgánicos como 
elemento plástico y los llevo a una transformación. Los colores en degradación del 
verde donde se han logrado más de 100 tonos y en cuanto a la aplicación de los grises 
y violetas para tranquilizar a los verdes y amarillos, teóricamente los amarillos 
avanzan y los azules retrasan por eso se usan grises y violetas para tranquilizar. Los 
registros de todas mis obras los lleva mi esposa y en una ocasión vimos unos 


topochales quemándose y de allí salió un cuadro. 


G. A. _ ¿Tú crees que pintura está en crisis? 

J.J.F__ La pintura estuviera en crisis si se pintara para vender. 

Esta el creador que pinta para decorar. Esta el creador que pinta para crear, para 
investigar yo soy profesor jubilado y tengo mi sustento, pero hay pintores que han 
quedado como artesanos porque necesitan el ingreso para subsistir. El estado le está 
dando apoyo al pueblo y motivando algunos movimientos. Hay jóvenes que están 
trabajando en ambiente cultural y se les brinda todo el apoyo, pero, lo que si 
considero critico son los espacios para exponer, no hay galerías. 

G. A. ¿Sera que la creación de espacios cerrados para exponer con todas las 
condiciones será para artistas que pertenecen a una elite? 

J.J.F__ Uno debe ser político con el mensaje de la obra aunque no pertenezca a una 
organización política y me limita exponer en espacios abiertos, pero, los espacios 
cerrados son necesarios por la protección de la obra. Los espacios como centros 
comerciales e instituciones no son aptos para exponer obras de arte porque no están 
concebidos con ese fin. 

G. A. _ ¿Qué titulo le darías a este trabajo? ¿Se te ocurre un nombre? 

J.J.F__ Algo musical, Sinfonía de un Topochal. El simposio de un Topochal. El canto 
de un Topochal. Es el movimiento en una orquesta sinfónica el pintor es como el 
director y el pincel es la batuta, uno es un performance que hace una danza y uno se 
divierte entre los topochales uno es como la luz, uno piensa y se traslada y me siento 
dentro del topochal y uno ve el resultado, el nacimiento de la obra y como con los 


niños, salió bonito. Los topochales de José Jiménez: Una sinfonía cromática. 


